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Introducción
El objetivo principal de este trabajo consiste en hacer un breve estudio sobre la 
representación del cuerpo de la mujer a lo largo de la historia del arte y su relación 
con el feminismo y su evolución. Posteriormente realizaremos un análisis crítico 
sobre una breve selección de obras contemporáneas que abordan esta misma 
cuestión.
Todo el análisis que este trabajo contiene no busca justificar la obra plástica 
aquí realizada. El objetivo central es enriquecer con mi creación plástica el movi-
miento feminista en el ámbito del arte.
Este trabajo responde a un contexto social diferente y a un conocimiento cada 
vez mayor sobre la historia de las mujeres. Pone sobre la mesa debates y cues-
tiones importantes para cambiar nuestra mirada y ayudarnos a comprender que 
el enemigo no somos nosotras, que nuestra lucha avanza en la dirección de un 
sistema que nos quiere oprimidas, presas de la inseguridad, inconscientes del 
potencial que tenemos fuera de las tallas, los cánones y la presión social. 
Que, de alguna manera, esta aportación sirva para entender el arte y con esto 
entender el mundo en el que vivimos.
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Marco teórico
1.1. Capitalismo y patriarcado como ejes de la violencia machista
La acumulación primitiva es un concepto acuñado por Marx en el I tomo de El 
Capital con el fin de caracterizar el proceso socio-político en el que se sustenta 
el desarrollo de las relaciones económicas en el sistema capitalista1. Su impor-
tancia reside en la repercusión radical que ha tenido y sigue teniendo en todo el 
planeta. Se ha escrito mucho sobre la repercusión que ha tenido este proceso 
en la conformación del pensamiento y la cultura occidental, pero se hace nece-
sario repensar el desarrollo del capitalismo desde un punto de vista feminista, en 
base a la su relación con el patriarcado.
Silvia Federicci en su libro Calibán y la bruja hace un análisis desde el punto de 
vista de los cambios que la acumulación primitiva introduce en la posición social 
de las mujeres en relación a la producción de la fuerza de trabajo. Ella incluye una 
serie de fenómenos que están ausentes en el análisis de Marx como son:
…el desarrollo de una nueva división sexual del trabajo que somete el trabajo 
femenino y la función reproductiva de las mujeres a la reproducción de la fuerza 
de trabajo, ii) la construcción de un nuevo orden patriarcal, basado en la ex-
clusión de las mujeres del trabajo asalariado y su subordinación a los hombres 
iii) la mecanización del cuerpo proletario y su transformación, en el caso de las 
mujeres, en una máquina de producción de nuevos trabajadores. (Federic-
ci,2010, p. 27).
Su análisis también difería del de Marx en su creencia de que el capitalismo 
permite avanzar en el proceso de liberación humana.
…cada fase de globalización capitalista, incluida la actual ha venido acompa-
ñada de un retorno a los aspectos más violentos de la acumulación primitiva, 
lo que demuestra que la continua expulsión de los campesinos de la tierra, 
la guerra y el saqueo a escala global y la degradación de las mujeres son 
condiciones necesarias para la existencia del capitalismo en cualquier época. 
(Federicci,2010, p. 28).
Dicho esto, cabe destacar que hay teorías más maduradas en el estudio que 
hace Marx sobre la sociedad y el capitalismo, pero siempre desde una perspecti-
1 Marx dice que la acumulación primitiva significa la expropiación de los productores directos, y más específicamente, el aniquila-
miento de la propiedad privada que se funda en el trabajo propio, esto es, la expropiación del trabajador, permitiendo un elemento 
clave del capitalismo: la explotación del trabajo formalmente libre de otros, es decir, el trabajo asalariado. El sentido de la acumu-
lación primitiva es privatizar los medios de producción, de tal modo que sus propietarios puedan aprovecharse de la existencia 
de población sin medios que tiene que trabajar para ellos.
1
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va masculina, con lo cual siempre será insuficiente. Ya que mientras los hombres 
podían gozar de un cierto grado de libertad, las mujeres continuaron siendo tra-
tadas como seres socialmente inferiores. 
Hoy es necesario repensar la relación entre opresión de género y explotación, 
en el modo en que el capitalismo ha modificado las estructuras patriarcales. 
La opresión de las mujeres nace como resultado de la división del trabajo y se 
encuentra entre los factores por los cuales el capitalismo refuerza su dominio 
ideológico y organiza continuamente la explotación del trabajo y su reproducción. 
(Aruzza,2010, p.21)
La transición al capitalismo es una cuestión primordial para la teoría feminista 
y para entender los procesos que fueron degenerando hasta hoy día, como la 
redefinición de las tareas productivas y reproductivas en la división del trabajo 
para definir las relaciones hombre-mujer, que no dejan dudas sobre los roles 
construidos en nuestra sociedad. Las actividades asociadas a la reproducción 
fueron históricamente asociadas a la mujer y siguen siendo un terreno de lucha 
fundamental para las mujeres, como ya lo eran para el movimiento feminista de 
los años 70.
Desde los comienzos de los movimientos de mujeres, sus principales pen-
sadoras han visto el concepto de cuerpo como una clave para comprender 
las raíces del dominio masculino y la identidad social femenina. Esto se explica 
porque el control de nuestros cuerpos es una de las herramientas clave con las 
que cuenta el patriarcado, al mismo tiempo que religión y moral se suman a esta 
represión en una tradición de siglos. 
La identificación de las mujeres con una concepción degradada de sus cuer-
pos ha sido históricamente proporcional a la consolidación del poder patriarcal 
y a la explotación masculina del trabajo femenino. Violencias por medio de las 
cuales los sistemas de explotación, liderados por hombres, han intentado dis-
ciplinar y apropiarse del cuerpo femenino, poniendo de manifiesto una visión 
de los cuerpos como campo de placer para el despliegue de las relaciones de 
poder. Podemos observar este dominio en los cientos de miles de asesinatos 
cometidos a comienzos de la era moderna conocidos como la famosa ‘’caza de 
brujas’’, cazas que trataron de destruir el control que las mujeres habían ejercido 
sobre su función reproductiva y que sirvió para allanar el camino al desarrollo de 
un régimen patriarcal más ofensivo en relación al surgimiento del capitalismo. 
Este dominio masculino sobre el cuerpo de la mujer se expresa hoy en forma de 
violaciones, agresiones, asesinatos y un largo etcétera, violencia que no puede 
ser considerada de género2, sino violencia machista. 
No obstante, esta violencia machista no es solo un fenómeno de dominación 
y castigo físico, sino que construye patrones culturales de dominio a los que la 
mujer se ve sometida. Entre estos patrones culturales, uno de los más importan-
tes es la construcción cultural e histórica de la “feminidad” asociada a la belleza 
corporal:
2 No podemos denominar violencia de genero a la violencia que ha sido durante toda la existencia de la humanidad propiciada en 
su gran mayoría por hombres. La violencia que se ejerce sobre las mujeres por el mero hecho de serlo, es violencia machista. El 
interés de confundir los términos no se debe a errores semánticos, sino a posicionamientos claramente ideológicos
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Y la imposición de la belleza como condición de aceptación social, que consti-
tuye una enorme contribución al discurso sobre el cuerpo en nuestros tiempos, 
y señala la errónea percepción, tan frecuente entre los académicos, que atribu-
ye su descubrimiento a Michael Foucault. (Federicci, 2010, p. 32).
En palabras de Federicci: el cuerpo es para la mujer lo que la fábrica es para 
los trabajadores asalariados varones: el principal terreno de su explotación y re-
sistencia. (Federicci, 2010, p. 33).
Los hechos dan vida a esta frase. Una vez más, la dominación del cuerpo 
sigue siendo una condición para la acumulación de trabajo y riqueza. Hoy po-
demos apreciar esta dominación con el retroceso de los derechos feministas a 
todas las escalas, incluido el derecho reproductivo. Se trata de pérdidas de de-
rechos que dan avisos del sistema patriarcal: tenemos potestad sobre vuestros 
cuerpos, nos dicen, reduciendo así a las mujeres a meros vientres. 
Resulta, por lo tanto, imposible asociar el capitalismo con cualquier forma de 
liberación. Si ha sido capaz de reproducirse, ello solo se debe al entramado 
de desigualdades que ha construido en el cuerpo del proletariado mundial y a 
su capacidad de globalizar la explotación. Este proceso sigue desplegándose 
ante nuestros ojos tal y como lo ha hecho a lo largo de los últimos 500 años. 
La diferencia radica en que hoy día la resistencia al capitalismo también ha 
alcanzado una dimensión global. (Federicci,2010, p.36) 
1.2. El feminismo como proyecto emancipador 
La discriminación y violencia hacia las mujeres tiene, lamentablemente, un largo 
recorrido. Por eso la historia está llena de mujeres que impulsaron y protago-
nizaron movilizaciones y revoluciones sociales, abriendo espacios de apertura 
democrática que permitieron y permiten a las mujeres conquistar derechos, to-
mar la palabra y participar activamente de la vida política en el espacio público, 
aprendiendo a organizarse y a luchar por su emancipación.
Hasta la actualidad, hemos vivido una sucesión de tres grandes ciclos de 
movilización que han sido catalogados por las teóricas feministas con el nombre 
de “olas”. Las distintas “olas” del feminismo han ido surgiendo como respuesta a 
las exigencias patriarcales del capitalismo en cada coyuntura histórica.
La primera ola comenzó aproximadamente a finales del siglo XIX y principios 
del XX. En términos muy esquemáticos la primera ola feminista tuvo lugar dentro 
del proceso de consolidación del movimiento obrero, reivindicó la realización 
plena de la promesa universitaria de la igualdad de derechos y de capacidades. 
Su principal referente fue Olympe de Gouges responsable de la Declaración de 
Derechos de la Mujer y la Ciudadana. Olympe pidió el derecho al divorcio y que 
se reconociese el derecho de los hijos naturales y creación de centros de aco-
gida para las mujeres, aparte de proclamar que la mujer «nace libre y permanece 
igual al hombre en derechos».
Surge un feminismo anti-capitalista ligado a estas revoluciones. Feminis-
tas como Alexandra Kollontai, Rosa Luxemburgo, Emma Goldman, desarrollan 
un discurso mucho más radical en cuanto a derechos laborales, autonomía, 
derechos sexuales y reproductivos, etc. Relacionan la opresión de las mu-
jeres con el modo de producción capitalista, que se sostiene en el trabajo 
— 16 —
María José Menéndez Olozábal
reproductivo no remunerado. 
(León Burch,2019). (Fig. 1. 
Sufragistas).
La segunda ola tuvo lugar 
con la aparición de la nueva 
izquierda en los países del ca-
pitalismo avanzado y con ella 
un retroceso que Kate Millet 
califico de contra-revolución 
conservadora. Con la guerra, 
las mujeres ocupaban espa-
cios en las fábricas e indus-
trias, cosa que aprovechó el 
capitalismo para hacer des-
pliegues mediáticos, dirigidos 
a que las mujeres volviesen a 
su hogar con sus maridos, re-
forzando el imaginario pa-
triarcal del jefe de hogar con 
sueldo único y el ama de casa dependiente. Esto ligado a la creciente cultura 
del consumo y de la belleza hace que surjan los movimientos contraculturales 
y emancipadores en los años 60 y 70. De esta segunda ola, hay que destacar 
la participación de grandes mujeres como Clara Zetkin, Rosa Luxemburgo o 
Emmeline Pankhurst que lucharon activamente por la igualdad de derechos y el 
voto femenino 
El contexto de la tercera ola3 es totalmente distinto a las anteriores, fue pre-
cedido por otras movilizaciones internacionales y se desarrolló al margen de los 
partidos y las organizaciones de izquierdas, dando un paso crucial: la exaltación 
y reivindicación de la huelga como forma de lucha principal.
 Simone de Beauvoir es la principal referente de esta tercera ola. Su teoría de 
que el feminismo es una manera de vivir individualmente y una manera de luchar 
colectivamente ha marcado los últimos años y además fue una de las primeras 
promotoras del derecho al aborto. Al igual que Betty Friedan fue una de las vo-
ces más importantes del movimiento feminista en las décadas de 1960 y 1970, 
cuando predominaron fuertes tensiones raciales, políticas y sexuales. Como fun-
dadora y primera presidenta de la Organización Nacional para las Mujeres en 
1966, defendió posturas en torno al aborto, salarios iguales para hombres y 
mujeres y permiso de maternidad que parecían ser extremas entonces.
Nos encontramos ante una nueva ola del movimiento feminista. Una ola que 
despierta diferentes opiniones en la sociedad, algunas divergentes pero que en 
su conjunto ponen en el centro del debate cuestiones como la violencia de géne-
ro, la brecha salarial, los derechos reproductivos, así como las libertades sexua-
les… lo personal es político suele leerse, el concepto de sororidad es fundamen-
3  Aunque las teóricas europeas hablan de tres olas. Existen ciertas discrepancias a la hora de contextualizar de forma exacta al 
movimiento feminista en la Historia de la humanidad. El feminismo contemporáneo empieza sobre los años 50 y existen teóricas 
que ponen su punto final en los años 80 para dejar paso a una nueva cuarta ola que sería esta que vivimos en la actualidad, 
aunque no hay un acuerdo unánime sobre esta teoría.
Fig. 1. Manifestación feminista 
en la plaza de la Bastilla  
en París, 1934.
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tal, nace el feminismo descolonial (contra el predominio de la etnia blanca como 
único modelo) una mayor unión con el movimiento LGTB, queer y de liberación 
sexual y por supuesto, con mucha fuerza el discurso anti estereotipos, creando 
poder sobre nuestros cuerpos.
La actual ola feminista nace en la periferia, se expande a nivel global y asume 
una dimensión de masas especialmente en los países golpeados por las crisis y 
las políticas austericidas.
Cuando el capitalismo de Estado entra en un período de estancamiento en los 
años 70, los promotores del neoliberalismo empiezan a movilizar su agenda, 
abogando por la desregulación de los mercados y el desmantelamiento del es-
tado de bienestar. Esta agenda encuentra puntos en común con la crítica artís-
tica, dando origen a una nueva subjetividad neoliberal: individualista, “creativa”, 
emprendedora y competitiva, en el tránsito hacia un capitalismo más atractivo 
y flexible. La crítica feminista, como apunta Nancy Fraser, sin querer también 
influenció a este nuevo espíritu, legitimando un imaginario que facilitaría la femi-
nización y flexibilización de la mano de obra, atentando contra las aspiraciones 
feministas de igualdad4. (León Burch, 2019).
Con el surgimiento de la 
subjetividad neoliberal emerge 
lo que Rosalind Gill denomina 
la subjetividad postfeminista. 
La feminidad como cualidad 
corporal, la feminidad es de-
finida como una cualidad cor-
poral más que (por nombrar 
alguna) una estructura social 
o psicológica. (Moreno Sega-
rra, 2012)
Los cuerpos son los luga-
res dónde se vinculan las mi-
cro prácticas sociales y locali-
zadas con la organización del 
poder (Posada, 2015)
Se crea una ruptura con el modelo clásico de ama de casa para crear un 
nuevo modelo de mujer guapa, joven, sexy y heterosexual alimentado por la 
industria de la belleza y los medios de comunicación que nos bombardean con 
el prototipo de mujer perfecta gracias al bisturí y el Photoshop. Esto refuerza la 
idea de libertad ya que supone que las mujeres nunca lleguen a estar contentas 
con sus cuerpos y se sometan a los procesos de belleza porque quieren, para 
complacerse, darse un pequeño capricho o sentirse a gusto con una misma. Da 
igual lo doloroso, aparatoso, y como en el caso de la cirugía estética, lo peligroso 
4 La salida neoliberal a la crisis de cuidados supone la mercantilización de todos los aspectos de la vida, implica la privatización 
de nuestras propias necesidades, de la reproducción biológica, de la fuerza de trabajo y de satisfacción de las necesidades de 
cuidado. Con esto el Estado se des-responsabiliza a la hora de atender necesidades básicas y relega esa responsabilidad a las 
mujeres en el ámbito familiar y de hogar y como resultado tenemos un aumento de carga de trabajo que va conjunta con la no 
remuneración y sin otorgarnos el derecho como cuidadoras. Todo esto viene legitimado por el discurso que nos vende el amor 
romántico sobre el cuidado por amor, la perfecta justificación para el estado y por la que los hombres creen estar exentos de esta 
responsabilidad.
Fig. 2. Manifestación 
feminista en Cádiz, 2015.
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que sea, los imperativos, procesos y tecnologías de belleza son libremente elegi-
dos alimentando el monstruo del capitalismo. Esta es la forma en que se traduce 
la dominación masculina sobre la mujer, una dominación también cultural sobre 
cómo deben de ser los cuerpos perfectos y cómo amoldarse a ellos. No obs-
tante, el hombre, se preocupa cada vez mas de su aspecto físico y cae inmerso 
en esa industria de consumo que va destinada a la perfección del cuerpo, dado 
que en pleno siglo XXI el mercado de las apariencias no deja indiferente a nadie, 
propagando una obsesión enfermiza por la perfección. La nueva epidemia del 
culto al cuerpo es una industria cada vez más poderosa que afecta a todos, pero 
la mujer sigue siendo mucho más vulnerables a este fenómeno.
Estos patrones culturales se reproducen en los medios de comunicación he-
gemónicos, como es la televisión, cuyos principales programas transmiten los 
cánones de belleza a los que las mujeres deben someterse para ser socialmente 
aceptadas. Y es que proliferan los programas de transformaciones así como re-
vistas y anuncios que nos guían en el camino de la reconstrucción con la excusa 
de que algo está mal pero que es posible cambiarlo. Campañas como las de la 
marca Dove pretenden ampliar su clientela usando como discurso el empodera-
miento para vender sus productos.
Debemos hacer visibles los mecanismos sociales y culturales por los cuales 
nos vemos obligadas a actuar de una manera u otra siendo constantemente 
estigmatizadas. 
El  lenguaje  corporal es señal de distinción social, ocupando una posición 
fundamental en su argumentación y construcción teórica, que coloca al consumo 
de alimento, cultural y a la forma de presentación (incluyendo el consumo del 
vestuario, artículos de belleza, higiene y de cuidados y manipulación del cuerpo 
en general) como las tres más importantes maneras de distinguirse, pues son 
reveladoras de las estructuras más profundas determinadas y determinantes 
del hábitus. (Larrea, 2011)
De esta manera limitamos la liberación al terreno del cuerpo, de lo privado, de 
las relaciones interpersonales, convirtiendo el cuerpo en un factor mas de nues-
tra alineación individual y colectiva.
Estos patrones culturales conllevan una hipersexualización del cuerpo y de los 
deseos de la mujer. 
Con los parámetros estéticos y la cultura de hipersexualización surge lo que 
Joan Jacobs Brumberg llama el proyecto del cuerpo de las mujeres, amplifica-
do por la cultura visual de la época selfie y las redes sociales. Analizando diarios 
de niñas, Jacobs constató que mientras hace un siglo había muy poca men-
ción al cuerpo, en décadas recientes se ha ido convirtiendo en el foco central 
de atención, desde muy temprana edad. (León Burch, 2019) 
Esta hipersexualización invierte la situación que la mujer sufría hace siglos. 
Hemos pasado de un tiempo en el que la mujer y sus deseos sexuales eran sim-
plemente ignorados a ser excesivamente exacerbados. Por ello, aunque la re-
volución sexual llama a romper con los roles sociales y estéticos establecidos, a 
aceptar nuestros cuerpos y explorar nuestra sexualidad, podemos caer también 
en el error diametralmente opuesto. Como dice Natasha Walker: salimos de una 
jaula de la castidad para entrar a una jaula de represión de sentimientos (León 
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Burch, 2019). Reducir a las mujeres a un cuerpo promueve su mercantilización y 
se naturaliza la idea de comercializar nuestro cuerpo o sexualidad, capitalizando 
lo que tenemos. Por eso dentro de este marco la idea de la independencia de 
nuestros cuerpos queda relegada a nada. ¿Cómo deshacernos de esta idea de 
objetización y posicionarnos como sujetos?
Mi cuerpo es mío consigna que podemos escuchar actualmente y que ya se 
generó en la segunda ola feminista para promover la despenalización del aborto. 
Pero más allá de eso esconde un discurso postfeminista, poseemos el cuerpo, 
no lo somos, esta consigna promueve la individualización, que es lo que busca 
el neoliberalismo, desarticular las sociedades, individualizando sus problemas 
mientras esconde los factores externos que generan esa desigualdad.
Construir la necesaria conexión con una misma sigue siendo una tarea pen-
diente para muchas mujeres, pero tal vez tiene más sentido pensar en discursos 
que nos reafirmen como sujetos. 
El movimiento feminista y las luchas protagonizadas por mujeres se han posi-
cionado en los últimos años como uno de los ejes centrales de la construcción 
de resistencia contrahegemónica, no solo frente al heteropatriarcado, sino tam-
bién frente a los intentos neo autoritarios y conservadores de reconfiguración del 
capitalismo global. 
Desde lo concreto a lo abstracto, el feminismo y las luchas protagonizadas por 
mujeres están en primera línea de la disputa frente a un sistema heteropratiar-
cal, capitalista, racista y extra vista. (Martí, 2018, p. 51). 
La toma de posesión de Trump, la prohibición de las leyes del aborto en 
Polonia, la exclusión de la población de lesbianas, gays, bisexuales y transe-
xuales (LGBT) por parte de Jair Bolsonaro en Brasil, las ideas reaccionarias de 
la Iglesia Católica en Irlanda sobre la cuestión del matrimonio entre personas 
del mismo sexo e incluso las nuevas políticas de vox en el panorama Español, 
como su propuesta de derogación de las leyes de violencia machistas y ho-
mófonas; todos estos son signos de una tendencia general a la radicalización 
en la sociedad. Por otra parte, en el sentido contrario también se está produ-
ciendo una reacción, especialmente desde la juventud que está comenzando 
a moverse para cambiar sus vidas y pasar a la acción contra cualquier forma 
de opresión o discriminación.
1.3. El arte como impulsor de otra mirada
La vista llega antes que las palabras, dice John Berger en su libro Modos de 
ver (Berger, 1972). La imagen produce un impacto sobre lo que pensamos y 
viceversa, porque lo que sabemos o creemos afecta también al modo en el que 
percibimos las cosas. Cuando observamos algo tendemos a hacerlo poniendo 
en relación las cosas observadas y nuestras ideas previas sobre ellas.
Una imagen suele ser una visión que ha sido creada o reproducida y toda 
imagen alberga un modo de ver y aunque esto sea así, nuestra percepción o 
apreciación de una imagen depende también de nuestro propio modo de ver. 
Dicho esto, podemos decir que la imagen de la mujer en el arte tradicional puede 
variar mucho dependiendo de la forma en que se mire y de quién lo haga. En los 
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últimos tiempos, los estudios feministas nos han hecho ver la realidad con otros 
ojos, y se puede afirmar que el arte tradicional presenta un código de conducta y 
una realidad histórica que representa de forma desfavorable a la mujer. 
Las obras de arte son imitaciones de lo empíricamente vivo, aportando a esto 
lo que fuera le está negando. Así lo liberan de aquello en lo que lo encierra la 
experiencia exterior y cosista. (Adorno, 2004, p.21)
Gran parte de la iconografía occidental ha recaído a lo largo de la historia so-
bre la imagen del cuerpo femenino, y ha estado omnipresente en toda produc-
ción artística dominante, la mujer como la imagen más representada de nuestra 
cultura visual; pero ¿a qué precio y de qué manera?
Si echamos la vista hacia atrás y miramos la imagen tradicional de represen-
tación de la mujer vemos que es una imagen vacía y deshabitada que se limita 
a ser modelo y musa. Un mero cuerpo desnudo dónde la cabeza en la mayoría 
de las veces no tiene importancia e incluso en ocasiones carece de ésta. Parece 
mirar hacia otro lado y evitar el contacto con el espectador, contando con ojos 
cerrados o entornados como señal de sumisión y entrega.
La mujer desnuda o semidesnuda ofrece su cuerpo a un espectador mas-
culino con el fin de convertirla en objeto de disfrute de este. La representación 
de los géneros se puede comparar a un espejo mágico que distorsiona la 
realidad a favor del hombre, haciendo que este se crezca, se vea más fuerte, 
inteligente y poderoso de lo que verdaderamente es, dada la aparente inferio-
ridad de la mujer.
La mirada penetrante, dirigida hacia el mundo exterior, parece ser un atributo 
de la virilidad. La mirada insistente forma parte del repertorio de la seducción 
masculina. Así quedan definidos dos estereotipos, femenino y masculino res-
pectivamente, que sitúan al hombre y a la mujer a los dos lados del espejo, o 
del lienzo. El hombre como sujeto activo que mira (que desnuda con la mirada, 
como solía decirse en los folletines), la mujer como objeto cuyo trabajo o gracia 
esencial es hacerse merecedora de esa mirada. Ello determina desde el prin-
cipio el papel del hombre pintor y la mujer modelo. (Serrano de Haro, 2012). 
Históricamente, la mujer se encuentra desposeída de su facultad de auto-re-
presentación que se halla en el arte en manos de hombres. Las mujeres son 
retratadas desde el punto de vista masculino, convirtiéndolas en ídolos con un rol 
pasivo y secundario, todo regido por una jerarquía patriarcal. Su trabajo generaba 
una imagen de la mujer como objeto de uso, viéndose eliminada su verdadera 
mirada, sus deseos y su subjetividad.
La configuración artística de lo femenino se reduce, pues, a su sometimiento 
al hombre y a sus reglas. Las representaciones de estas imágenes hacen visi-
bles el enmascaramiento de la violencia hacia la mujer, formando un modelo de 
relación entre hombres y mujeres desigual.
En esta representación profundamente desigual, la relación de sometimien-
to se muestra como algo natural, aceptada y normalizada. Existen múltiples 
tipologías de representaciones heteropatriarcales, como son: la mujer paisaje, 
la mujer bodegón (reduciéndola a un motivo decorativo), la mujer-víctima, la 
mujer acostada, etcétera. Por ejemplo, en la famosa Maja desnuda, la mujer es 
objeto de la lujuria del hombre bajo una apariencia de mujer adormecida que 
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permite la intrusión de la mirada masculina. Por desgracia, este tipo de mirada 
y comportamiento se constituye como reflejo de la idiosincrasia femenina y 
desencadena un efecto directo sobre la educación y la cultura perpetrando el 
rol de sumisión.
Las propias mujeres interiorizaron visualmente desde pequeñas como debía 
ser el ideal femenino construido en base a patrones masculinos, siendo inca-
paces de expresarse e incluso de reconocerse a sí mismas. Este fenómeno no 
escapa a la representación que hace la mujer de sí misma en el arte:
El ingreso de la mujer a las artes plásticas pudo significar el comienzo de su 
verdadera inclusión en el proceso de auto representatividad. Sin embargo, In-
cluso la mujer artista, artífice a su vez de representaciones femeninas, no puede 
menos que responder al propio modelo de mujer al que los hombres la han 
acostumbrado durante toda su existencia. (Rol de la mujer en el arte, s.f)
La construcción de la imagen femenina a manos de las propias mujeres no 
queda libre de los prejuicios moralistas que conlleva la mirada machista. Sigue 
siendo aún esclava de esta impronta. A pesar de ello, hay que reconocer el in-
cesable trabajo de esas artistas por conseguir la autonomía que les pertenece y 
brindar a la sociedad una visión real e integral de la mujer, libre de ataduras del 
yugo masculino.
Ya lo decía Simone de Beauvoir en su famosa obra El segundo sexo, “La mujer 
no nace, sino que se hace”. El feminismo evita los esencialismos que tratan las 
diferencias de género como hechos naturales (una suerte de frontera puramente 
biológica entre los sexos) y trata de analizar cómo se construyen culturalmente 
las diferencias de género.
…la crítica feminista asume que la vida social está simbólica y materialmente 
dividida en dos géneros y que, entendiendo que estos son construidos, es 
de suyo cuestionar la estratificación política y económica, la división sexual del 
trabajo, el reparto de roles y, en definitiva, todas las categorías con las que se 
había manejado el pensamiento social y político hasta ese momento. (Posada, 
2015)
Deconstruir el género conduce a poner en entredicho la supuesta diferencia 
natural entre los sexos y constituir el pensamiento feminista como una herramien-
ta para explicar cómo la división de genero constituye un orden socio-político 
para reproducir las relaciones de sometimiento de un sexo a otro. En base a 
este planteamiento, se pudo dar nombre al sistema de dominación encargado 
de esto: patriarcado. 
Judith Butler5 sostiene que no hay un sexo dado y un género concebido me-
ramente como la inscripción cultural del significado (Posada, 2015). Esta visión 
5 Para esta pensadora, toda clasificación de la identidad es inherentemente opresiva y excluyente, y en este sentido la categoría 
mujeres se refiere a una identidad prescriptiva, antes que descriptiva, que deja fuera a una parte del grupo que dice representar. 
La liberación de las mujeres para Butler se entiende como liberación de toda asignación de identidad por ser esta opresiva y 
se privilegia la deconstrucción como tarea específica para la elaboración teórica feminista. Pero como objeta Nancy Fraser, esta 
visión es demasiado unilateral como para satisfacer las necesidades de una política emancipadora. Las feministas si necesitan 
hacer juicios normativos y ofrecer alternativas emancipatorias. No estamos a favor del todo vale. (Posada, 2015)
 El feminismo para Fraser se entiende como crítica radical que no precisa de ningún relato filosófico para legitimarse. Pero esta 
perspectiva no renuncia al sujeto político feminista, al sujeto mujeres, ya que la misma negación de este puede suponer otra 
narración patriarcal más.
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incluye la heterosexualidad como algo igualmente dado y fundado supuestamen-
te en la biología de la especie. 
Ya en el feminismo contemporáneo hubo un gran impacto teórico con la intro-
ducción del concepto de género que designaría que lo femenino y lo masculino 
responden a construcciones culturales, políticas y sociales que van más allá de 
lo biológico. Siendo así, podemos representar la sociedad como escenario divi-
dido en dos géneros y que el patriarcado promueve las relaciones de poder de 
uno sobre otro. Tanto la perspectiva foucaultiana como la butleriana argumentan 
y defienden que no sólo el género, sino también el sexo, generan una relación de 
poder y que también es susceptible de ser deconstruído.
Lo que podemos extraer de todo esto es que, evidentemente, la mirada de lo 
femenino es distinta de lo masculino, por constructos culturales y que, cuando 
creamos artísticamente, estas diferencias salen a la luz. 
Con el paso del tiempo y la implicación de esfuerzo, las mujeres ya no quedan 
relegadas a la simple contemplación. Las mujeres han tomado las riendas sobre 
sus propios cuerpos y la forma en la que lo perciben; son ellas las que intentan 
cambiar la historia de la mirada masculina y hacerla suya sabiendo que su repre-
sentación es el resultado de un consenso cultural patriarcal.
Los primeros movimientos feministas se vinculan con las vanguardias artísti-
cas constituyendo las dos primeras olas feministas. A la vez que exigían liberta-
des políticas esenciales, demandaban la visibilidad de sus cuerpos en el mundo 
de lo público y acabar con esa injusticia cultural que giraba en torno al mundo del 
arte. El hecho de que esas mujeres participaran activamente aportando su propia 
mirada y sus obras sería un paso decisivo en la aparición de una perspectiva 
artística feminista.
Con la tercera ola y la llegada del siglo XX, las mujeres afrontan, por fin, el reto 
de existir independientemente de la mirada masculina de crear una identidad por 
y para las mujeres. Como decía Virginia Woolf, las mujeres necesitaban crear una 
habitación propia.
Es en este arte donde se pueden representar escenas de la vida cotidiana. 
Encontramos una íntima relación entre los cuadros representados y la realidad 
existente. Podemos destacar autoras como Mary Cassat, que se aleja de los 
temas habituales del movimiento y de la clásica figura femenina y opta por reflejar 
la vida cotidiana de las mujeres a finales del siglo XIX. Pintó principalmente, imá-
genes representando la vida social y privada de las mujeres, con especial énfasis 
en los lazos entre ellas y sus hijos.Lo que parecía decir Cassatt con sus lienzos 
era que las madres de familia inscritas en el antepasado de la clase media tam-
bién tenían derecho a protagonizar sus propios cuadros. 
Junto con la anterior destacaremos a Berthe Morisot, sus temas fueron to-
mados de la vida cotidiana. La dejadez contingente, la falta de sentimiento y la 
levedad de los brochazos de cuadros reflejan el arte del momento. En La madre 
y la hermana de la artista (1870), recoge los aspectos fugaces de la vida a través 
de este momento de intimidad doméstica.
Por otra parte, está Suzanne Valadon artista revolucionaria e incluso anarquis-
ta. Valadon solía colocar a sus figuras en espacios domésticos, rodeándolas de 
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la vida cotidiana. Ella pone énfasis en el momento específico y en la acción física. 
La mujer no es una lozana superficie aislada y controlada por la mirada del varón, 
sino libre. 
Romaine Brooks centró su búsqueda de la belleza en el cuerpo andrógino. En 
su Autorretrato, (1923), la imagen de la mujer está dentro del prototipo de traje 
masculino, nos representa a dicha mujer libre de las construcciones patriarcales 
del cuerpo femenino como objeto del placer del hombre, aunque está en incó-
moda relación con la retórica y la modificación de la mujer moderna.   
Estas son solo un mínimo ejemplo de el gran conjunto de mujeres que apor-
taron su visión y esfuerzo al campo de la vanguardia artística. Cierto número de 
pintoras se orientó hacia imágenes de desnudos masculinos y femeninos como 
sede de sus investigaciones feministas, como Sylvia Sleigh, una de las artistas 
de la que hablare en el siguiente apartado. 
A lo largo de este período, las artistas feministas desafiaron las exigencias 
y condiciones de los sistemas patriarcales gracias a una serie de estrategias y 
tácticas políticas, ensalzando el poder, la dignidad de las mujeres y sus modos 
de vida. Se expone la necesidad de conocer la historia, de conocer las mani-
festaciones artísticas como instrumentos para poder transformar la propia vida.
Las mujeres que hoy se dedican a la pintura suelen verse negociando un com-
plejo territorio al tratar de situarse a sí mismas dentro de una tradición donde 
han sido históricamente discriminadas en detrimento suyo, y que ha sido de-
finida en términos masculinos. Las mujeres adoptan caminos distintos: unas 
han tratado de resolver esos escollos descomponiendo la imaginería visual, 
otras han explorado críticamente los procesos de formación de la imagen y la 
relación entre la creación de marcas y la construcción social de la feminidad. 
(Arias, Campaña, Ruiz & Sánchez, 2006).
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Análisis crítico sobre distintas 
aproximaciones al cuerpo femenino 
en el arte contemporáneo
En este apartado presentamos una selección de obras del ámbito de las artes 
plásticas y visuales que consideramos especialmente significativas para poner 
de manifiesto las diferentes visiones o ideologías desde las que se ha abordado 
el cuerpo de la mujer en la creación artística contemporánea. Quedarán fuera 
numerosas obras de indudable relevancia, pues no es mi objetivo reflejar la tota-
lidad de las aportaciones existentes en relación al cuerpo de la mujer, sino llevar 
a cabo una reflexión en torno a dos grupos de obras que considero opuestos: 
las que han supuesto una aportación positiva para el avance del movimiento fe-
minista y las que resultan cuestionables precisamente por mantener un enfoque 
contrario a dicho movimiento.
2.1. Creaciones feministas
Obras artísticas que comparten una finalidad reivindicativa y constructiva en rela-
ción a la visión de la mujer y de su cuerpo plasmándose a 
través de las diferentes estrategias que se plantean a con-
tinuación:
2.1.1. Reflejando la liberación 
• Autorretrato en el Bugatti verde (1929) (fig.3). 
Tamara de Lempicka (Polonia, 1898-1980). 
Oleo en lienzo, estilo Art Decó.
Este es uno de los cuadros más famosos de la artista, obra 
en la que Tamara recuerda la trágica muerte de la bailarina 
estadounidense Isadora Duncan, que murió estrangulada en 
1927 cuando su largo chal se enredó en una de las ruedas 
posteriores de su Bugatti. No obstante, en la imagen vemos 
a una mujer que aparenta independencia, conduciendo un 
coche con un semblante de superioridad e indiferencia in-
usual en la representación de la imagen de la mujer de la 
época, teniendo en cuenta el contexto de entreguerras en el 
que se produce esta obra. Aquí tenemos un claro ejemplo 
Fig 3. Autorretrato en el Bugatti 
verde, Tamara de Lempicka, óleo.
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de empoderamiento donde la propia autora ya no se ve como modelo, sino como 
artista. De Lempicka se encargó de representar como nadie la estética de los 
años 20 y principios de los 30 con su estilo Garçonne, pero desde una posición 
de superioridad en cuanto lo que a la imagen de la mujer se refiere.
Tamara de Lempicka fue una adelantada a su tiempo que mostraba damas 
elegantes, refinadas, frías y hasta inalcanzables, representando, sobre todo, la 
figura femenina, aunque también realizó retratos de la burguesía y de la clase 
acaudalada del momento. (López, 2018) 
• Up to and Including Her 
Limits (1973) (fig. 4).  
Carolee Schneemann (Pensilvania, 
1939-Nueva York, 2019).
Carolee Schneemann es conocida 
principalmente por sus performances 
de los años sesenta y setenta, en las 
que abordó la cuestión feminista de 
una manera que resultó muy llamativa. 
Desarrolló un enfoque creativo par-
ticular en relación con el action pain-
ting, insertando su propio cuerpo en 
un contexto claramente dominado por 
hombres.
De esta manera Schneemann alen-
taba a la exploración femenina, no solo 
en el plano artístico, sino en el social también y a reconocer los cuerpos femeni-
nos como herramienta de creación artística, más allá de modelos y musas.
Carolee no solo fue una precursora de la exploración femenina y del feminis-
mo activista en el arte, también rompió barreras sociales y conservadoras en lo 
sexual con sus trabajos.
I am suspended in a tree surgeon’s harness on a three-quarter-inch manila rope, 
a rope which I can raise or lower manually to sustain an entranced period of 
drawing—my extended arm holds crayons which stroke the surrounding walls, 
accumulating a web of colored marks, Schneemann writes, describing Up to 
and Including Her Limits. My entire body becomes the agency of visual traces, 
vestige of the body’s energy in motion. (Moma Learning, s.f.).
Los dibujos que conforman el espacio son solo un aspecto derivativo, y consti-
tuyen la huella de una de esas performances, al contrario de lo que sucedía con 
las pinturas fruto del Action Painting, consideradas obras de arte autónomas. 
La instalación articula así una crítica al expresionismo abstracto, movimiento 
pictórico asociado al genio masculino y, para ello, se sirve del cuerpo femenino 
desnudo como agente activo inseparable de su condición de artista, con el que 
desafiar, además, las estructuras del deseo visual dominantes. (Hinojosa, s.f.).
Fig. 4. Up to and including her 
limits. Carolee Schneemann. 
Performance
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• Sin título (s.f.) (fig. 5). 
Ashley Armitage (Seattle). 
Fotografía Digital.
La fotografía de Ashley Armitage se 
puede definir cómo una búsqueda 
continua de redefinir la feminidad en el 
arte. Deja a un lado los estereotipos y 
propone una imagen de mujer real, la 
que no sale en las revistas de moda ni 
en los anuncios de cosméticos. Nos 
muestra esos “defectos” que los me-
dios de comunicación nos ocultan en-
tre tanta publicidad engañosa. Su obra 
está llena de naturalidad y de un cierto 
erotismo sutil. Ashley altera la norma, 
sobre todo cuando se trata de la diversidad, la representación y los ideales poco 
realistas de belleza. En sus imágenes prolifera la realidad que tan silenciada está, 
el bello, la menstruación, la celulitis, la diversidad, la racialidad, la sexualidad, son 
temas presentes en su trabajo.
No quiero que mis fotos digan algo en general sobre ellas. En mis fotos, y es-
pecialmente en mi Bedroom Series, quiero que las chicas puedan decir lo que 
ellas quieran decir, no lo que yo quiero decir sobre ellas. Mis fotos son grandes 
colaboraciones. Mis amigas llevan su propia ropa para la sesión, y durante esta 
les dirijo un poco, pero quisiera que sean ellas las que se dirigen a sí mismas. 
Quiero darles a las chicas y las minorías una plataforma para que puedan ser 
vistas y escuchadas. (Weinstock, 2016).
2.1.2. Visibilizando la opresión
• Glass on body (1972) (fig. 6). 
Ana Mendieta  
(La Habana, 1948).
Nos encontramos ante una de las ar-
tistas hispanas más reconocidas den-
tro del Arte Contemporáneo que dedi-
có su obra a desarrollar movimientos 
como el body art y la performance. A 
través de su cuerpo representó y creó 
obras con las que mostró su persona-
lidad luchadora, reivindicativa y provo-
cadora con un enfoque eminentemen-
te feminista.
Fig. 5. Sin título. Ashely 
Armitage. Fotografía digital.
Fig. 6. Glass on body. Ana Mendieta. 
Performance y Fotografía.
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Mendieta dedicó su producción a mirar críticamente la sociedad que le rodea-
ba para después gritar corporalmente el rechazo y el sufrimiento causado por 
temas como el racismo, la política, la violencia, la marginación y el exilio. En 
muchas de sus obras recurrió al entorno natural para mostrar la conexión entre 
lo humano y lo natural, de ahí que también sea un referente en el movimiento 
del Land Art. (Arte y cuerpo, cuerpo y arte, 2013)
Toda su obra gira en torno a su cuerpo, al cuerpo de la mujer. Con esto 
acercó a la sociedad la realidad de la violencia machista. Su cuerpo fue su herra-
mienta, el canal por el cual sus preocupaciones y vivencias, por ser mujer y exi-
liada cubana, salieron a la luz. Estos temas se reflejaron en su obra, explorando 
cuestiones que sobrepasaban los límites étnicos, sexuales, morales, religiosos 
y políticos. 
Mendieta camuflaba su cuerpo desnudo con el entorno. Recreaba escenas 
violentas y recurría sobre todo a la sangre, símbolo que veía como nexo con sus 
orígenes cubanos.
En Glass on body, Mendieta aplasta su cuerpo (cara, pechos, pubis, glúteos, 
etcétera) contra trozos de cristal con el objetivo de deformarlo, como respuesta 
a un sistema opresor de dominio corporal para desmitificar la idea de cuerpo 
femenino como recipiente de sensualidad y erotismo y representar m la misma 
opresión a la que nuestros cuerpos se ven sujetos por la sociedad.
• Psyche (1974) (fig. 7). Gina Pane 
(Biarritz, 1939).
La herida es la memoria del cuerpo; me-
moriza la fragilidad, el dolor, es decir, su 
existencia real. Es una defensa en contra 
del objeto y de las prótesis mentales. ([pez 
conejo], 2011)
Para comprender la obra de un buen nú-
mero de artistas de la segunda mitad del 
siglo XX, hay que partir de la base de que 
conciben el cuerpo como mucho más de 
lo que externamente observamos: lo en-
tienden como espejo y forma de nues-
tras aspiraciones, zona visible de nuestro 
deseo humano de perfección, símbolo social y personal de nuestra identidad 
y elemento fundamental de esta. No es un organismo, sino un portador de 
metáforas. (Gina Pane, Günter Brus y las heridas simbólicas del cuerpo, 2017).
Gina Pane, es una de las piezas fundamentales de este movimiento. A inicios 
de los 70, Pane crea obras que juegan con las relaciones ambiguas del hombre 
entre la violencia y la ternura, los temores de la infancia y la neurosis de los adul-
tos, la violencia política y la esfera privada, el gesto radical y las formas seducto-
ras. Sus obras, que tienen como protagonistas su cuerpo, la herida y el público 
circundante, se vuelven una serie de acciones como respuestas catárticas hacia 
el contexto histórico que se desarrollaba durante esos años: la identidad sexual, 
la liberación de la mujer, la guerra de Vietnam y la opresión política. 
Fig. 7. Psyche. Gina Pane. 
Performance y Fotografía.
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En esta pieza, Psyché  (1974), por ejemplo, vemos que la artista hace una 
herida sobre su ombligo, un corte vertical y otro horizontal, aludiendo el carácter 
procreador del cuerpo de la mujer y a la visión inherentemente asociada al rol 
de madre. Intencionadamente o no, los cortes forman una cruz cristiana, lo que 
podemos entender como una crítica de Pane hacía la iglesia y su posición frente 
al cuerpo de la mujer y el aborto.
• Íntimo y personal (1977- 
2014) (fig. 8), Esther Ferrer 
(1937, San Sebastián).
Íntimo y Personal consiste en medir 
el propio cuerpo y el de otros. Cuer-
pos únicos y singulares, lejos de los 
cuerpos estandarizados de hombres 
y mujeres ideales que nos muestra la 
publicidad y la moda.
Esta performance al igual que Glass 
on body de Mendieta, es una clara crí-
tica más a la representación del cuer-
po. Por salirse de los cánones estable-
cidos y mostrar la presión y violencia 
que ejercen contra nuestros propios cuerpos.
Esther trabaja sobre todo con su cuerpo, para ella es íntimo, personal y sobre 
todo público. Para mí también es revolucionario, porque muestra al mundo lo que 
no está bien visto. El cuerpo desnudo es la fuerza de la esclavitud de la mujer, la 
venganza de la culpa y el pudor. Ferrer se autorretrata, más como compromiso 
que como autobiografía. (Riaño, 2017)
2.1.2. Cuestionando/criticando/denunciando la situación
• SOS Starification Object Series (1975) (fig. 9). 
Hanna Wilke (Nueva York 1940-Houston, 1993).
Hannah Wilke convierte su cuerpo en el eje de su arte y 
su principal herramienta de trabajo. Estas obras, conse-
cuencia de la exploración de nuevas formas de expresión 
como contraposición al mito del genio artístico masculino, 
corresponden a la vez, al momento de mayor empuje de 
su compromiso frente al sistema patriarcal vigente. En ellas, 
Wilke cuestiona, desde la ironía y desde su cuerpo desnu-
do, el rol social de la mujer y los estereotipos de la belleza 
y la feminidad (S.O.S. Starification Object Series), el fanatis-
mo feminista radical (Marxism and Art), la depreciación del 
trabajo artístico femenino frente al masculino (So Help Me 
Hannah), y el papel de la mujer en la representación artís-
tica como objeto pasivo (I Object). (Fernández, Goldman & 
Aliaga, 2016)
Fig. 8. Íntimo y personal. Esther 
Ferrer. Performance y fotografía
Fig. 9. SOS Starification Object 
Series. Hanna Wilke. Fotografía.
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Tomó su propio cuerpo como el centro de su arte y partía siempre de expe-
riencias autobiográficas para abordar asuntos de carácter universal, atacó el há-
bito de etiquetar y estereotipar, de dominar y menospreciar otras actitudes, razas, 
religiones o culturas (ella misma era judía), sin olvidarse del género femenino. 
Hannah genero polémica con todo esto en algunas de las artistas feministas 
del momento. Se le recriminaba un exceso de exhibicionismo narcisista y de 
frivolidad, actitud por parte de algunas mujeres que se sigue dando hoy en día 
dentro del feminismo y contra las que hay que luchar.
Precisamente el paso del tiempo, el carácter efímero de la juventud y la be-
lleza, el dolor o la muerte fueron temas que Hannah trató en su trabajo y se ve 
reflejado en uno de sus últimos trabajos Intra-vennus dónde se ve el cuerpo de-
teriorado y enfermo de la artista debido a un linfoma que le quitó la vida 6 años 
después. 
• The birth Madonna (1976)  
(fig. 10). Valie Export (Linz, 1940).
Aunque Valie es más conocida por sus 
videoinstalaciones y performances, 
esta obra en concreto me llamo la aten-
ción por la carga visual y simbólica que 
posee. Valie incorpora al público en un 
discurso sobre el cuerpo femenino y la 
mirada masculina.  El cuerpo femenino 
siempre ha sido una construcción.  In-
cluso el arte feminista de la década de 
1970 diseñó un cuerpo de acuerdo 
con sus propias ideas y, en este senti-
do, también fue una forma de manipu-
lación explicaba. (Valie Export,s.f.)
En este caso, Valie utiliza el foto-co-
llage para hacer una interpretación de 
la piedad de Miguel Ángel mediante 
una representación idealizada del su-
frimiento de la mujer como madre, alu-
diendo a la realidad del día a día de 
una ama de casa. Podemos ver como 
hace una alusión en forma de metáfora 
del momento de un parto con la mujer 
sentada encima de la lavadora parien-
do una tela roja a modo de sangre. 
Fig. 10. The birht 
Madonna. Valie Export.  
Foto-collage.
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• ¿Tienen las mujeres que 
estar desnudas para entrar 
en el Metropolitan? (1985) 
(fig. 11. Guerrilla Girls 
(Nueva York).
Las Guerrilla Girls son artistas acti-
vistas feministas. Sus nombres perma-
necen en el anonimato, pero sabemos 
que lo constituían mujeres de diferen-
tes edades y procedencias étnicas; 
no sólo artistas (pintoras, escritoras, 
directoras de cine, etcétera), sino tam-
bién comisarías de exposiciones e his-
toriadoras del arte.
Eran feministas y su  modus operandi  consistía en mostrar al público la 
discriminación que vivían las mujeres artistas, acusando directamente a las 
instituciones que mantenían tal discriminación. Sus mensajes plagados de ironía, 
sus declaraciones provocadoras y el misterio que rodeaba su identidad oculta, 
contribuyeron a atraer la atención y despertar interés hacia el grupo.
En uno de sus carteles más irónicos enumeran una serie de ventajas que atri-
buyen a la condición de ser mujer artista. Entre ellas: Trabajar sin la presión 
del éxito; tener la oportunidad de escoger entre tu carrera y la maternidad; ver 
tus ideas reflejadas en el trabajo de otros; estar segura de que cualquier tipo 
de arte que hagas será catalogado como femenino; ser incluida en versiones 
revisadas de la historia del arte; etcétera. (García, 2008)
Años después las Pussy Riot se sublevaron al igual que las guerrilla por temas 
de índole similar y aunque acabaran en procesos judiciales, estos sucesos no 
deberían oscurecer la labor de denuncia y crítica social tan fuerte emprendida por 
estos colectivos ya que luchaban por todas nosotras para ganar los derechos 
que nos han sido negados durante tanto tiempo. 
2.1.3. Representando la suplantación o el intercambio de roles
• Philip Golub Reclinado (1971) 
(fig. 12). Sylvia Sleigh (Gales 
1916-Nueva York, 2010).
Sylvia Sleigh es conocida como la pintora 
de los hombres desnudos, realizó la más 
prolongada galería de retratos en la escena 
artística neoyorquina en las décadas de los 
60 y 70 del siglo XX.
Juega con la iconografía de género y 
explora las transposiciones sexuales. En 
este caso aparece retratando a Phipllip 
Golub, hijo de Nancy Spero, representa-
Fig. 11. ¿Tienen las mujeres 
que estar desnudas para entrar 
en el Metropolitan? 
Guerrilla Girls. 
Collage fotográfico.
Fig. 12. Philip Golub Reclinado. 
Sylvia Sleigh. Óleo sobre lienzo.
— 32 —
María José Menéndez Olozábal
do como si de una odalisca se tratase. La atmósfera parece íntima y amigable, 
la intención no es morbosa, aunque existe cierto erotismo y lo más importante, 
no transpira esa violenta sumisión de representación de desnudos a mujeres por 
parte de hombres a lo largo de la historia. 
Como podemos ver en la obra es una mujer, Sleigh en este caso, quien está 
pintando, rompe con la tradición y la mujer pasa de ser objeto pasivo a sujeto 
activo y destinatario. 
En Nueva York, Sylvia Sleigh se convierte en una de las principales promotoras 
del arte feminista. Pertenece a la Women’s Caucus of Art, en 1973 es una de 
las fundadoras de la Soho Gallery, dirigida por artistas y que expone exclusiva-
mente a mujeres, y entre 1974 y 1978 integrante de la galería feminista A.I.R. 
Después, siempre siguió promocionando y coleccionando obra de artistas mu-
jeres. (De la Villa, 2013).
• Some Living American Women (1972) (fig. 13). Mary Beth Edelson 
(Chicago, 1933).
Mary Beth pertenece a ese grupo de pioneras del feminismo estadounidense 
que buscaban reclamar el derecho del control, definición y disfrute del […]pro-
pio cuerpo […], trabajar por el cambio social de una cultura, haciendo visibles 
los aspectos políticos de la identidad y el cuerpo femenino. (Rambova, 2014). 
En el 72 realiza esta obra que se convertirá en una de sus obras más repre-
sentativas: La última cena, un collage en el cual se apropia del cuadro homónimo 
de Leonardo Da Vinci, sustituye el rostro de Cristo por el de la artista plástica 
Georgia O´keeffe, y a los apóstoles por otras tantas artistas feministas destacan-
do a Nancy Graves, Louis Navelson, Yoko Ono o Louise Bourgeois.
Edelson busca cambiar el papel de la mujer, reclamando el acceso de ésta a 
la autoridad, convertirla en deidad, para así obtener una metáfora positiva en la 
que las mujeres puedan verse reflejadas y subvertir la esencia patriarcal con la 
que se encuentra impregnada la mayor parte del arte y la religión. 
Fig. 13. Some Living American 
Women, 1972. Mary Beth 
Edelson. Óleo sobre lienzo.
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• Untitled Film Stills (1977) (fig. 14). Cindy 
Sherman (Nueva Jersey, 1954)
Sherman utiliza una serie de clichés tras los que oculta 
su identidad, crea una serie de arquetipos ficticios los 
cuales se le han dado tradicionalmente a la mujer: la fe-
mme fatale,  el ama de casa, la  pin-up,  la madre, la 
prostituta, la mujer maltratada, la secretaria…, todos 
roles femeninos profundamente incrustados en nuestro 
imaginario cultural. (Bolaño, s.f.)
Entre 1977 y 1980 realiza la serie Untitled Film Stills, las 
imágenes de sus comienzos, y quizá las más representati-
vas, en las que adopta los clichés anteriormente menciona-
dos, con intención de desmitificar las personalidades que la 
sociedad se empeña en ensalzar. 
Como podemos ver, sus imágenes en blanco y negro 
recuerdan a la estética de los años 40, dónde representa a 
la mujer clásica ama de casa y coqueta en la que denuncia 
esa estética que favorece a crear una belleza exterior usada 
para complacer el lado masculino de la sociedad y que perpetua la subordina-
ción.
Al igual que esta serie, también se encuentra Centerforlds donde representa a 
las modelos de los desplegables en las revistas masculinas utilizadas como sím-
bolo sexual, fomentado por los medios de comunicación, o Sex Pictures dónde 
incorpora prótesis para denunciar la violencia física contra la mujer.
2.1.4. Enfatizando el universo femenino a través de la subjetividad  
  y el simbolismo
• Femme Maison (1946) (fig. 15). Louise Bourgeois 
(París, 1911-Nueva York, 2010).
A finales de los años cuarenta, Louise Bourgeois inició 
su serie de pinturas FEMME-MAISON: dibujos de mujer 
con una casa en lugar de cabeza que remiten, por su 
configuración en partes diferenciadas, a los cadáveres 
exquisitos surrealistas, pero que destacan por sus con-
tundentes implicaciones psicológicas y simbólicas. A ve-
ces la casa empieza en la cintura, otras en el cuello, pero 
a la mujer nunca se le ve la cara, pues su individualidad 
ha sido reemplazada por el hogar. (El rebobinador, s.f.).
Esta obra fue una clara crítica a la situación opresiva de 
las amas de casa en su vida cotidiana que contraponía el 
estereotipo de la mujer feliz como esposa sumisa y dedicada 
a sus hijos. Por esta razón, se interpreta su obra como una 
denuncia contra la posición tradicional de la mujer dentro del 
espacio doméstico.
Fig. 14. Untitled Film Stills (1977). 
Cindy Sherman. Fotografía.
Fig 13 Femme Maison 1946, 
Louise Bourgeois, pintura
— 34 —
María José Menéndez Olozábal
En estas obras siempre se repite el mismo esquema: cuerpos de mujeres 
desnudas en los que la cabeza se sustituye por una casa haciendo que la mujer 
pierda su identidad y se convierta en un simple cuerpo para el disfrute y repro-
ducción del hombre.
•  Lying with the Wolf (2001) (fig. 
16). Kiki Smith (Alemania, 1954).
Kiki Smith en los años noventa em-
pezó a aumentar su discurso artístico 
y su relación física y simbólica con la 
sociedad, centrándose en las mujeres 
dentro de la mitología, el folklore o la 
religión iniciando una trayectoria dentro 
del arte feminista.
Lying with the Wolf es parte de una 
breve serie de obras ejecutadas entre 
2000 y 2002 que ilustran las relaciones 
de las mujeres con los animales, ba-
sándose en representaciones encon-
tradas en las historias visuales, litera-
rias y orales. 
La relación íntima entre la mujer y el lobo tiene sus raíces en temas bíblicos, 
mitológicos y feministas: se convirtió desde hace décadas en un signo de su 
identidad, ya que lo utiliza como símbolo de la mujer salvaje, encontró esa figura 
en muchas narraciones feministas y culturales que representaban simbólicamen-
te a mujeres que actúan instintivamente. (Mayordomo, 2017).
La artista pretende alentar a las mujeres a que abracen su lobo interior aban-
donando sus costumbres sociales y religiosas y haciendo una retrospectiva per-
sonal, como ejercicio de autoconocimiento y auto aceptación.
Como podemos ver, en la imagen la mujer aparece acostada abrazando a un 
lobo y ambas figuras parecen alimentarse una a otra. Smith en vez de presentar 
a los personajes de manera tradicional en forma de depredador y presa, como 
una metáfora de las jerarquías de poder en las relaciones humanas, los plasma 
como compañeras así que podemos pensar en este derrocamiento en el arte de 
Smith como una declaración política contra tales desigualdades. 
Fig. 16. Lying with the Wolf 
(2001). Kiki Smith. Tinta y lápiz 
sobre papel.
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2.1.5. Representando la realidad
• Caperucita envenenada (1995) (fig. 
17). Paula Rego (Lisboa, 1935).
Paula Rego es una artista que pinta historias. 
Historias a las que podríamos denominar disi-
dentes, pues rompen con los estatutos e ideo-
logías de la tradición visual.
La obra de Rego rehace los cuentos de 
hadas para corregir las desigualdades so-
ciales y de género. Como ya sabemos, 
los cuentos tradicionales de princesas 
contribuyen a reforzar la ideología y los 
deseos de la cultura patriarcal. La artista, 
por el contrario, inserta a las idealizadas 
princesas en historias vulgares y las aleja 
del previsible final feliz. (Marbel, 2017).
De este modo, Rego reinterpreta el cuento 
de Blancanieves desechando el sentimentalis-
mo de Disney para mostrarnos la realidad. En 
este caso podemos ver uno de los 5 cuadros 
de la serie de Blancanieves donde podemos ver 
a ésta agonizando, ahogándose con un trozo de manzana.
Lo curioso es que vemos que tiene una mano en el cuello y con la otra está 
sujetándose pudorosamente la falda para no enseñar. Esto denota que es un 
personaje sexualmente reprimido que le da la misma importancia a su castidad 
que al hecho de estar muriéndose. Por otro lado, al situarla en un escenario 
contemporáneo y un tanto sórdido, la figura que nos ha vendido Disney, la de 
una mujer vulnerable y dependiente del género masculino, se convierte en algo 
totalmente anacrónico y absurdo. Aquí no existe el príncipe salvador, es la pura 
realidad. 
• Kinderwunsch (2006-2013) 
(fig. 18). Ana Casas Broda 
(Granada, 1965).
Kinderwunsch es el resultado de un pro-
ceso de búsqueda de la identidad, del 
cuestionamiento de nociones como la 
infancia, el cuerpo, el desnudo, la sen-
sualidad, la infertilidad, el afecto y el papel 
de la mujer en el intenso y determinan-
te proceso de la maternidad, como dice 
la organización. Todo ello expresado no 
solo con las historias que de manera par-
Fig. 17. Caperucita envenenada 
(1995). Paula Rego. 
Óleo sobre lienzo.
Fig. 18. Kinderwunsch (2006-
2013). Ana Casas Broda. Fotografía
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ticular encierra cada una de las fotografías, o los textos, sino, también, con los 
contrates que los diferentes formatos y soportes toman vida en la exposición. Un 
todo en el que la maternidad se establece como hilo conductor. (Villareal, 2015).
Ana aborda la maternidad como una experiencia llena de contradicciones 
a través de una exhaustiva y profunda exploración, enfocando la mirada a la 
maternidad desde puntos de vista físicos, anímicos, psicológicos y sentimen-
tales, etcétera, nos muestra la realidad de todas las fases por las que pue-
de pasar una mujer en su proceso maternal, pero que la sociedad se empeña 
en ocultarnos e incluso romantizar. De hecho, su libro fue rechazado por va-
rias editoriales por mostrar imágenes demasiado explícitas o demasiado rea-
les como en esta que se muestra a la artista jugando con sus dos hijos dónde 
se deja pintar el cuerpo por uno de ellos a la vez que amamanta al pequeño. 
Pese a la disconformidad que pueda generar este tipo de imágenes, es inevitable 
decir que nos encontramos ante una serie de imágenes de gran impacto visual y 
que más allá de lo conceptual está lo técnico la fotografía gana en contraste de 
texturas, de colores y de formas a esa escala, levantando la admiración del que 
allí la observa.
2.2. Creaciones cuestionables 
A continuación, analizamos alguna de las obras que a diferencia de las del apar-
tado anterior pensamos que ponen en entredicho ciertas cuestiones concer-
nientes al feminismo a la hora de abordar el cuerpo de la mujer en la creación 
artística.
• Thérèse dreaming (1938) (fig. 
19). Balthus (París, 1908-2001).
Balthus, fue un artista polaco-francés 
que, entre otras, retrataba niñas y mu-
jeres adolescentes más allá del simple 
retrato.  Él consideraba que las niñas 
que representaba eran sencillamen-
te ángeles y en tal sentido éstas po-
seían  un inocente impudor propio de 
la infancia y rechazaba que sus per-
turbadores cuadros fuesen morbosos. 
(Balthus, el pintor escandaloso, 2017).
Este es su cuadro más famoso. En 
él podemos ver a una niña recostada 
en una silla, con los ojos cerrados, la 
falda arremangada y las bragas a la vis-
ta, con una actitud despreocupada y 
atrevida.
Dicho esto, como todos sabemos, 
existe un problema universal como es 
el abuso a menores, o la pedofilia. Este 
Fig. 19. Thérèse dreaming 
(1938). Balthus. Óleo sobre 
lienzo.
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problema no tiene que ver directamente con el arte. Se podría argumentar como 
hace Michiko Kono que:
El arte debe tratar lo feo, lo inmoral, lo cruel; el arte se caracteriza por su am-
bigüedad; el arte es un juego. El problema, como bien explica Mercedes Ben-
goechea en su contribución al libro colectivo El sustrato cultural de la violencia 
de género, es que cuando toda una cultura “juega” a lo mismo, deja de ser 
un simple juego. Actúa subliminalmente en la configuración del inconsciente 
colectivo. (Freixas, 2017).
Y toda la cultura que nos rodea juega a lo mismo, todo ello con un aura de 
aprobación y de complacencia.
Aquí entra en debate los modos de ver de John Berger, por ejemplo, la mirada 
del propio autor, un hombre —no hay que olvidar ese dato, si todos vemos desde 
una perspectiva patriarcal de entrada, qué no verá un hombre que es pleno usuario 
de esa sociedad—. La visión de Balthus es una visión intrusa, en ese mundo tam-
bién angelical, también construido por y para esa mirada. (López, 2019).
Según Balthus (Grove, 2013), las niñas son las únicas criaturas que todavía 
pueden pasar por pequeños seres puros y sin edad. Algo con lo que discrepo 
absolutamente, ya que la mirada masculina que se cierne sobre nosotras y nues-
tros cuerpos no tiene edad, por desgracia ocurre tanto en la adolescencia como 
en cualquier otra etapa de la vida de una mujer.
• Sin Título (1942) (fig. 20). Salvador Dalí 
(1904-1989 Figueras).
Dalí fue quizás el  surrealista  más 
popular y uno de los máximos exponen-
tes mundiales del arte contemporáneo. Ya 
fuera un genio o un artista estrafalario, su 
legado no pasa inadvertido incluso hoy en 
día. Y es que Dalí no sólo se dedicó a la 
pintura. Su creatividad abarcó el cine, la 
escritura, la escultura y el diseño. (Salva-
dor Dalí, s.f.)
En esta imagen, por ejemplo, Salvador Dalí 
contribuyó a una campaña en contra de las en-
fermedades venéreas en la Segunda Guerra 
Mundial. Una imagen que hoy día sería política-
mente incorrecta por su oscura invitación a la 
muerte que se enciende por la seducción de 
las mujeres hacía los hombres. Esta represen-
tación conecta implícitamente la sexualidad de 
las mujeres con la degeneración, la enfermedad, 
la muerte e incluso el pecado. La ETS (el peli-
gro, la amenaza) está encarnada por la mujer. 
Como tentadora seductora, es peligrosa para 
los miembros masculinos fuertes, respetuosos 
y honorables de la sociedad. 
Fig. 20. Sin Título (1942). 
Salvador Dalí. Pintura.
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Dalí presenta a un militar norteamericano mirando a un par de prostitutas que 
levantan insinuantemente sus faldas para incitarlo. Pero los blancos muslos con 
liguero de las prostitutas se transforman en la sonrisa malévola de una calavera, 
que advierte del peligro mortal que acecha a los hombres que sucumben a estas 
tentaciones. 
Es clarividente que la obra transmite una desigualdad importante con respecto 
a la sexualidad y la mujer en los años de entreguerras y posguerra. De hecho, la 
propaganda militar de la Segunda Guerra Mundial dirigida a jóvenes soldados 
enfatizó los peligros de las prostitutas en lugar de desalentar o castigar el com-
portamiento masculino promiscuo. 
• Antropometrías del azul (1960) 
(fig. 21). Yves Klein (Niza, 1928-París, 
1962).
Provocador e innovador, el francés, 
que murió joven, hacía borrosas las 
fronteras entre el arte y la vida, entre la 
pintura y la performance, entre los ob-
jetos y las ideas.
Sus trabajos con modelos vivos, 
por ejemplo, buscaban registrar las 
energías cósmicas del cuerpo, rocian-
do con pinturas los contornos de las 
modelos. Esas Antropometrías llaman 
a la reflexión sobre el tiempo y la pre-
sencia física en un plano material. Klein tuvo la idea de hacer de la modelo, el 
pincel. La modelo es la actriz, y él la dirige. (Fabaro, 2017).
Klein empezó a trabajar con lo que él mismo denominaría como pinceles vi-
vos; así el artista componía sus lienzos embadurnando de pintura el cuerpo de 
distintas mujeres y haciendo que éstas se tumbasen o rodasen directamente 
sobre el lienzo. Posturas que dirigía el mismo Klein e influidas por las artes mar-
ciales. A veces estos movimientos de las modelos o más bien de los pinceles 
estaban acompañados de melodías compuestas por el propio Klein y todo esto 
era contemplado por un público que a petición del artista acudía al evento vesti-
do de rigurosa etiqueta. 
Con esta obra de Klein se refuerza aún más la idea de la modelo y mujer como 
mero objeto. Aunque en palabras de Klein: Nunca hubo nada erótico, ni porno-
gráfico ni de alguna forma amoral durante estas fantásticas sesiones, en cuanto 
terminaban el cuadro, mi modelo se daba un baño. Nunca las he tocado, por lo 
que siempre confiaron en mí. Les gustaba y les sigue gustando trabajar de esta 
manera, con todo su cuerpo en mis pinturas. Esta fue la solución al problema de 
la distancia en la pintura: mis pinceles eran vivos y con control remoto. (Hacedor 
de Trampas, 2012).
Fig. 21. Antropometrías 
del azul (1960). Yves Klein. 
Performance.
— 39 —
UNA MIRADA FEMINISTA A LA REPRESENTACIÓN DEL CUERPO DE LA MUJER EN EL ARTE
Dejando al margen la erotización o no de su relación con las artistas, es evi-
dente que ellas se limitan a obedecer las directrices de Klein, siendo reducidas a 
mero objeto (en este caso pinceles) a las órdenes del hombre artista. 
La modelo crea dentro e incluso fuera del taller un ambiente sensual que con-
fiere estabilidad al material pictórico. (Hacedor de Trampas, 2012).
Se denota una cosificación explícita por parte del autor hacía las modelos, que 
las señala por su belleza, delicadeza y sensualidad, separando la belleza física 
del resto de la personalidad y existencia como individuo.
• Mujer silla (1969) (fig. 22). Allen Jones 
(Reino Unido, 1937).
Pocos artistas suscitan más controversia 
que Allen Jones. Figura histórica del Pop 
Art británico, su influencia se extiende 
desde el diseño hasta el cine y la moda.
A medida que sus cuadros se iban volvien-
do más volumétricos, Jones abandonó el 
caballete para crear obras genuinamente 
tridimensionales; fue así como surgieron 
sus sexualizadas y célebres esculturas 
en fibra de vidrio de mujeres-mueble a ta-
maño natural. (Allen Jones: con él llegó el 
escándalo, 2017).
Obras que resultaron ser bastante desafor-
tunadas, en plena irrupción del movimiento de 
liberación de la mujer, la crítica feminista le diagnosticó, de inmediato, una miso-
ginia aguda. Una década después, un grupo de activistas intentó destruir la obra 
en el Instituto de Arte Contemporáneo de Londres, como volvería a suceder en 
la Tate Gallery allá por 1986.
Años más tarde el artista declaraba que Era lo último que pretendía. Mi trabajo 
fue visto como antifeminista, pero toda mi obra quería reflejar la liberación del 
cuerpo de la mujer. (Vicente, 2014).
Esto resulta bastante cuestionable ya que Jones erotizó a féminas de ana-
tomías exageradamente idealizadas, prácticamente desnudas, a las que relegó 
literalmente a la misma categoría que el mobiliario. Si su intención era hacer una 
crítica sobre la opresión que la sociedad patriarcal verdaderamente quizás podría 
haberlo argumentado mejor.
Existen posicionamientos en los que se argumenta que si se hubiese repre-
sentando una figura masculina nadie se habría pronunciado al respecto, y puede 
que así fuera, al igual que se hubiese tachado de racismo si hubiera sido una 
figura negra en vez de blanca, pero esto es así porque por desgracia estamos 
hablando de colectivos oprimidos y por lo tanto no pueden tener la misma carga 
simbólica.
Fig. 20. Mujer silla (1969). 
Allen Jones. Escultura
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• La reencarnación de Saint 
Orlan (1990) (fig. 23).  
Orlan (Saint-Etienne, 1947).
Orlan, la mujer que quiso convertirse 
en una obra de arte viva, quiso con-
vertir su cuerpo en el lienzo sobre el 
que experimentar su peculiar visión 
del arte y del mundo al margen de 
convenciones histórico-sociales.
Como otras artistas feministas coetá-
neas, Orlan denuncia el rol de la mujer 
construido históricamente. Para su lar-
ga serie de estudio sobre el arte barro-
co la artista se construye un alter ego 
religioso, Saint Orlan, un popurrí de vir-
gen y santa a través del cual cuestiona 
la construcción de la identidad femeni-
na creada por la iglesia y la historia del 
arte. Convierte su cuerpo en un espa-
cio para el debate público, en el campo 
de batalla como el que anuncia el cartel 
de Barbara Kruger. (Dueñas, s.f.).
Las operaciones de Orlan son una for-
ma de intervenir también sobre la iden-
tidad de la artista. Orlan no se conforma 
con lo que la naturaleza le ha otorgado 
de manera genética, ni con lo que la 
sociedad le ha impuesto a través de la 
cultura. No dudamos en ponernos una 
prótesis de cadera si lo necesitamos, 
pero pensamos que en la apariencia 
tenemos que ser felices con lo que te-
nemos por defecto. (Dueñas, s.f.).  
La posición de Orlan da pie a un intenso debate ¿Cabría la posibilidad de 
que las operaciones estéticas nos hicieran más libres y felices sin identidades 
impuestas, o por el contrario sólo estaríamos contribuyendo una vez más al ideal 
de belleza heteropatriarcal que nos venden? 
Hay opiniones que discrepan con Orlan al considerar que este tipo de actos 
puedan suponer la liberación de la sociedad en general o de las clases oprimi-
das, principalmente por cuestiones económicas. Además, el hecho de la infeli-
cidad con la apariencia de la mujer es precisamente porque se han encargado 
de ello en un arduo trabajo por conferirnos imágenes totalmente retocadas y 
utópicas sobre como tienen que ser nuestros cuerpos.
Fig. 23. La reencarnación de 
Saint Orlan (1990).  
Orlan. Performance 
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• Performance “VB40” (1999) 
(fig. 24). Vanessa Beecroft 
(Génova, 1969).
En esta performance podemos obser-
var a un grupo de mujeres vestidas con 
medias rojas, zapatos de tacón del mis-
mo color y sujetadores de color claro.
Las indicaciones de la artista 
son claras: deben permanecer 
de pie en esa sala, sin esta-
blecer ningún tipo de contacto 
físico o verbal entre ellas o el 
público. Las modelos llevan a 
cabo su misión inmóvil, pero 
con el paso del tiempo el has-
tío, el cansancio y el aburri-
miento  se apoderan de ellas; 
muchas no son capaces de 
ocultarlo y colocan sus brazos 
en jarras, se agachan, estiran las piernas… No es una situación insólita, en 
muchas acciones de Beecroft las modelos terminan sentadas o apoyadas, en 
posiciones diferentes a la inicial, que denotan cansancio. (Calvo, 2018).
Estas actitudes totalmente humanas son provocadas por la artista y lo que 
podemos sacar de ello es una crítica sobre como las mujeres estamos bajo la 
presión social de tener que estar siempre perfectas, de ser impecables, con 
atuendos más o menos cómodos, con un buen semblante… Y el resultado es 
una metáfora de cómo nos podemos llegar a sentir después de vivir esto y esfor-
zarnos día a día en mantener la apariencia.
Hay cierta controversia con esta artista ya que hizo varias colaboraciones de 
moda con el rapero Kanye West. Éste acababa de perder a su madre cuando 
se sometía a una operación estética, hecho que marcó al rapero y que quizás 
determinó su colaboración con Beecroft. Pero estos hechos pusieron sobre la 
mesa algunas dudas ¿ha entrado la artista en el mundo que cuestionaba en sus 
performances? ¿Cuál es la aplicación de una práctica artística de cierto trasfondo 
crítico al mundo de la moda y la publicidad?
Su obra podría interpretarse como un acto de hipocresía de la artista o de 
querer trasladar su forma de hacer arte a la industria de la moda verdaderamente 
desde una perspectiva feminista.
Fig. 24. VB40 (1999). Vanessa 
Beecroft. Performance.
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• The california night (2009)  
(fig. 25). Juan Francisco Casas  
(Jaén, 1976).
Juan Francisco Casas Ruiz es un artis-
ta, comisario y poeta que llegó al circui-
to del arte pisando muy fuerte. A través 
de una técnica virtuosa de dibujo con 
bolígrafos Bic trasciende los cuerpos 
de sus modelos hasta convertirlos en 
verdaderas deidades del erotismo.
En una entrevista el artista afirma: 
Me interesa la idea de representación 
pictórica tradicional de la mujer, el con-
traste que supone la nueva imagen de 
la mujer desde el punto de vista del hombre y cómo, a lo largo de la historia del 
arte, el sentido de ser de la mujer en su representación artística es suplantado por 
el hecho de ser apreciada como tal por otro. (Von, 2019).
Casas no elige a las modelos, se trata de amigas y ellas eligen como quieren 
ser representadas. Sin embargo, llama la atención que prácticamente todas las 
mujeres que aparecen en sus obras poseen cuerpos normativos, son chicas jó-
venes, de buen físico, atractivas, etcétera. Se repite el mismo patrón de siempre, 
pero en versión actual. Sin caer en convencionalismos, se acaba sublimando 
la feminidad tradicional. Por no hablar de que en algunas de sus obras prima la 
sumisión de la modelo, con un fuerte carácter hipersexualizado como podemos 
ver en esta imagen. 
El discurso del artista es potente, pero sigue sin visibilizar una parte importante 
del colectivo de mujeres, cayendo en los tópicos que él mismo critica. 
• Hav-a-Havanna (2015) (fig. 26). 
Mel Ramos (California 1935-2018).
Sus obras más famosas las crea a 
mediados de los sesenta; se trata de 
una iconografía que combina los des-
nudos femeninos idealizados, tam-
bién conocidos como  pin-ups,  con 
anuncios de marcas que aluden al 
consumismo. Son imágenes pro-
vocativas que con humor funden a 
la mujer desnuda con las imágenes 
de la cultura popular. Podemos ver 
desde cajetillas de cigarros, botellas 
de Coca Cola y posters de películas 
acompañados con  las celebridades 
de siempre como Marilyn Monroe, o 
actuales como Scarlett Johansson. 
(Turu, 2014).
Fig. 25. The california night 
(2009). Juan Francisco Casas. 
Dibujo a bolígrafo.
Fig. 26. Hav-a-Havanna 
(2015). Mel Ramos. Pintura.
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Ramos fue uno de los principales representantes del Pop art. En los años 60 
se hizo conocido por sus parodias de publicidades, en las que se veía a chi-
cas pin-up sobre botellas gigantes de gaseosas o paquetes de cigarrillos. 
En palabras de Ramos: Mi intención nunca ha sido criticar; yo no critico nada 
ni a nadie, simplemente trato de crear una leyenda sobre los iconos de nuestra 
sociedad. (Mel Ramos: Los años del Pop Art fueron muy divertidos, 2011).
Ramos perpetúa un ideal de belleza femenino que dista mucho de la realidad. 
Mujeres guapas, delgadas, estilizadas, con grandes caderas y perfectos pechos 
es lo que podemos apreciar de su obra, incluso en algunas con un cierto tras-
fondo de falocentrismo, como en esta imagen dónde la mujer se acuesta sobre 
un puro enorme. 
Lo cierto es que no queda muy claro lo que pretende expresar Ramos con su 
obra, lo que sí que está claro es que su trabajo se ha visto criticado sobre todo 
por las feministas y críticas de arte que lo consideran machista por sus represen-
taciones de mujeres objeto. Nada más lejos de la realidad.
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Aportaciones artísticas propias
Presentación
El tema principal de mi obra artística ha girado siempre en torno a la mujer: la 
mujer como protagonista de un proceso de empoderamiento necesario de muje-
res reales, fuera o dentro de los cánones de belleza establecidos. En esta línea, 
uno de mis objetivos es mostrar la diversidad como elemento de unión entre las 
mujeres. 
Para contextualizar mi trabajo artístico y ampliar mis conocimientos respecto 
a la temática que trato, he llevado a cabo una investigación sobre las mujeres a 
partir de los años 70 del pasado siglo XX: sobre cómo ha evolucionado su visión 
y su papel en el arte y sobre las circunstancias que han acompañado a esta 
evolución. 
Mi interés en este estudio está motivado en origen por las situaciones de 
violencia que, por desgracia, sufrí en mi adolescencia. De aquí que mi trabajo 
artístico siempre haya estado conectado al feminismo; es algo de lo que no me 
puedo desligar y que se ve plasmado en casi todo lo que hago. 
Vivimos en una sociedad capitalista y heteropatriarcal en la que las violaciones 
están a la orden del día; en una sociedad que nos empuja a convertir nuestros 
cuerpos en un campo de batalla, donde a las mujeres nos han enseñado a ser 
inseguras, a culpabilizarnos, a ser dependientes: las gordas, las delgadas, las 
que tienen celulitis, a las que se les marcan las costillas, etcétera. Estoy harta de 
la censura, de que no nos dejen ser libres, de que se transmita el mensaje de 
que nuestros cuerpos ofenden, provocan o dañan.
Que aprendamos a cuidarnos, dejar atrás la competencia absurda, que de-
bemos querernos y ayudar a empoderarnos como compañeras, como mujeres, 
de todas las razas, de todas las clases, con todo tipo de genitales y formas. Nos 
debemos hacer libres a nosotras mismas y a las demás
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3.1. Dibujos del hogar
Autora: María José Menéndez Olozábal
Título: Costumbrismo
Descripción: Serie de 5 dibujos
Técnica: Dibujo a grafito sobre papel Hahnemuhle
Dimensiones: 70x50 cm
Año: 2018
Serie de 5 dibujos a grafito realizados a partir de material fotográfico con ayuda 
de familiares como modelos en las que se retrata la cotidianidad de la vida en el 
hogar.
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Costumbrismo I – 70x50 cm.
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Costumbrismo II – 70x50 cm.
— 49 —
UNA MIRADA FEMINISTA A LA REPRESENTACIÓN DEL CUERPO DE LA MUJER EN EL ARTE
Costumbrismo III – 70x50 cm.
— 50 —
María José Menéndez Olozábal
Costumbrismo IV – 70x50 cm.
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Costumbrismo V – 70x50 cm.
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3.2. Pinturas
Autora: María José Menéndez Olozábal
Título: Diversidad
Descripción: Serie de 5 pinturas
Técnica: Óleo sobre lienzo y papel
Dimensiones: Diversos tamaños
Año: 2018 y 2019
Serie de 5 pinturas al óleo a partir de material fotográfico con ayuda de las 
mujeres de mi alrededor en las que se ofrecen a mostrarse tal y como son, apor-
tando su granito de arena a visibilizar la diversidad y la belleza que se encuentra 
fuera de los cánones establecidos.
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Menéndez, María José (2018) serie Diversidad. Óleo sobre lienzo. 130x100 cm.
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Menéndez, María José (2018) serie Diversidad. Óleo sobre lienzo. 130x100 cm.
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Menéndez, María José (2018) serie Diversidad. Óleo sobre papel. 32x42 cm.
Menéndez, María José (2018) serie Diversidad. Óleo sobre papel. 38x27 cm.
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Menéndez, María José (2018) serie Diversidad. Óleo sobre lienzo. 32x42 cm.
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Conclusiones
La realización de este trabajo ha supuesto para mí un ejercicio de aprendizaje y 
espero que un cambio en el conocimiento que se tiene sobre la historia de las 
mujeres y su visión en el arte. 
Primero, hemos mostrado que el arte y la vida están íntimamente relaciona-
das. Somos creadores de imágenes y como bien se ha dicho en el apartado 
1.3. —El arte como impulsor de otra mirada—, creamos y vemos las cosas a 
partir de nuestras creencias y nuestro modo de ver. Por esto, la representación 
del cuerpo femenino y la posición de las mujeres artistas ante este fenómeno se 
ha ido transformando con el transcurso de la historia, principalmente por el papel 
que tiene la lucha feminista, y por el esfuerzo de todas aquellas mujeres que han 
hecho posible que hoy tengamos un espacio en el arte y en la vida.
Segundo, hemos expuesto la larga historia del patriarcado, capitalismo, femi-
nismo, género, estética, y el análisis de diversos artistas repartidos en el tiem-
po, que de una forma u otra han realizado aportaciones a la representación del 
cuerpo de la mujer en la creación artística. Podemos afirmar sin rodeos que arte 
y machismo o feminismo, no son factores independientes: cuando no se ha afir-
mado una alianza entre el primero y el tercero, como puede ser en las distintas 
obras positivas que hemos expuesto, se ha afirmado una alianza entre el primer 
y el segundo, tal como hemos expuesto con las obras de representación cultural 
machista.
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